1. NOOR ABED
our songs were ready for all wars to come / nasze piesni byly gotowe na wszystkie
nadchodzqce wojny, 2021
film super 8mm, z dZwiekiem, 22 min

Film, ktérego punktem wyjsScia sa udokumentowane palestynskie opowiesci ludowe
przetozone na jezyk ruchu i obrazu, podejmuje prébe stworzenia nowej formy estetycznej,
ktéra pozwala na ponowne ozywienie uspionych historii zwigzanych ze studniami oraz ich
znaczeniem w zbiorowych rytuatach skupionych woko6t doswiadczen znikania, zatoby i
$mierci. Praca przyglada sie krytycznie ,folklorowi” jako Zrédtu wiedzy, a takze jego
potencjalnym zwigzkom z alternatywnymi modelami Zycia spotecznego i reprezentacji w
Palestynie. W jaki sposéb ,folklor” moze sta¢ sie wsp6lnym, emancypacyjnym narzedziem,
pozwalajacym ludziom odwraca¢ dominujgce narracje, odzyskiwac wtasng historie i ziemie
oraz na nowo zapisywac rzeczywistos¢, ktorej doswiadczajg?

Narracje filmu prowadzi piesn, ktorej stowa tacza w sobie fragmenty réznych opowiesci
ludowych wykonywang przez palestynska Spiewaczke Maye Khaldi. Film $ledzi osadzone w
konkretnych miejscach gesty, ruchy i zbiorowe rytuaty zwigzane z doSwiadczeniem zatoby
i Smierci. Tworzy przestrzen przywotujaca potencjat wspélnototwoérczy oraz mozliwos¢
odzyskania pamieci zdolnej do zdecentralizowania obrazéw zastygtych i niezmiennych —
pamieci uwolnionej od pomnikéow.

NOOR ABED (ur. 1988, Jerozolima, Palestyna) pracuje na styku performansu i filmu, taczac
formy inscenizowane z dokumentalnymi. W swojej praktyce bada pojecia choreografii
spotecznych i formowania sie wspoélnot, poszukujgc zwigzkow miedzy ideg
»synchroniczno$ci” a dziataniem spotecznym. W latach 2015-2016 Abed uczestniczyta w
Whitney Independent Study Program w Nowym Jorku, a w latach 2016-2017 w Home
Workspace Program (HWP) organizowanym przez Ashkal Alwan w Bejrucie. Uzyskata tytut
licencjacki (BA) w International Academy of Arts w Palestynie oraz tytut magisterski (MFA)
w California Institute of the Arts w Los Angeles. W 2019 roku byta stypendystka Raw
Material Company w Dakarze. W 2020 roku, wraz z Larg Khaldi, wspétzatozyta School of
Intrusions — niezalezny kolektyw edukacyjny w Ramallah w Palestynie. W latach 2021-
2022 pracowata jako asystentka kuratorska przy documenta fifteen w Kassel. W latach
2022-2024 byta artystka rezydentkg w Rijksakademie w Amsterdamie. W 2022 roku
otrzymata Han Nefkens Foundation / Museu Tapies Film Production Grant. Jej film A Night
We Held Between zostat laureatem pierwszej nagrody e-flux Film Award 2024. Abed
otrzymata réwniez Grand Prize 36. Biennale Grafiki w Lublanie. Jej ksigzka Stars at Midday
zostata opublikowana przez Occasional Papers w pazdzierniku 2024 roku.

Jej prace prezentowano na licznych wystawach i festiwalach, m.in. podczas Sonic Acts
Biennial w Amsterdamie (2026), Subversive Film Festival w Zagrzebiu (2026), 36. Bienal
de Sao Paulo w Brazylii (2025), BFI London Film Festival w Wielkiej Brytanii (2025),



Curtas Vila do Conde International Film Festival w Portugalii (2025), Goteborg
International Biennial for Contemporary Art w Szwecji (2025), Ghost 2568: Wish We Were
Here w Bangkoku (2024), 9. Asian Art Biennial na Tajwanie (2024) oraz Lagos Biennial w
Nigerii (2024), a takze w wielu innych miejscach.

2. ARCHITECTS FOR GAZA (YARA SHARIF & NASSER GOLZARI)
The Power of Invisibles / Sita niewidzialnych, 2023
wideo z dzwiekiem 3 min. 54 sek.

Sita niewidzialnych opowiada o odpornych na zniszczenie praktykach, ktére Palestynczycy
wypracowali w odpowiedzi na destrukcje swoich doméw i miast. Film pokazuje, w jaki
sposo6b ruiny moga sta¢ sie narzedziem leczenia, upamietniania i odzyskiwania utracone;j
przestrzeni.

Konfrontujac sie z kolonialnymi strategiami wymazywania, film czerpie inspiracje z
innowacyjnego sposobu, w jaki mieszkancy Gazy ponownie wykorzystujg gruz. Fragmenty
odzyskane ze zniszczonych budynkow zostaja przeksztatcone w nowa architektoniczng
powtoke, ktéra zachowuje $lady ran, a zarazem potwierdza prawo Gazy do posiadania
domu. Te fragmentaryczne interwencje pozwalajg wyobrazi¢ sobie inng mozliwag
rzeczywistos$¢ — Swiat nietrwatosci, odpornosci i wspolnej troski, ktéry rodzi sie z pilnej
potrzeby dziatania.

Ruiny zostajg przeksztatcone w przepuszczalng powtoke: warstwe ochronng i znak
przynaleznosci, przywotujacy pamie¢ o domu i jego obecnos$¢. Poprzez kumulacje drobnych
zmian film proponuje alternatywng przysztos¢, w ktorej samo odbudowywanie staje sie
aktem oporu wobec wymazywania.

Sita niewidzialnych zakorzenione w eksperymentach materiatowych i prototypach
opracowanych przez mieszkancow Gazy, a takze przez Architects for Gaza, na nowo
definiuje znaczenie gruzu - nie jako konca architektury ani technicznego rozwigzania
problemu zniszczenia, lecz jako momentu nadziei i mozliwos$ci. Nowe blizny miasta staja
sie Swiadkami. W przeciwienstwie do historycznego przedstawiania ruin jako symboli
pustki, w dzisiejszej Gazie ruiny sa opowiesScig o miejscu. Staty sie domem, ulicg i dzielnica.
Dlatego nalezy je zachowac¢ i udokumentowag, a nie ,,usunac z terenu”.

ARCHITECTS FOR GAZA

YARA SHARIF jest architektka i wyktadowczynig akademicka. W swojej pracy bada
projektowanie jako narzedzie pozwalajace na nowo myslec o terenach objetych konfliktem
i redefiniuje praktyke architektoniczna. Jej dziatania zwracajg uwage na marginalizowane i
czesto pomijane spotecznosci, a takze poddaja refleksji relacje miedzy architektursg,
polityka i sprawiedliwoscig przestrzenna.

Laczac badania i projektowanie, Sharif kwestionuje kolonialne systemy wtadzy oraz
hierarchie zwigzane z wytwarzaniem i dystrybucjg wiedzy. Zamiast nich proponuje



alternatywne praktyki architektoniczne i przestrzenne — inkluzywne, partycypacyjne i
zakorzenione w lokalnej wiedzy oraz doSwiadczeniu mieszkancow.

NASSER GOLZARI jest architektem i wyktadowcg akademickim, ktorego praktyka
koncentruje sie na zr6wnowazonych spotecznosciach i projektowaniu odpowiadajacym na
uwarunkowania srodowiskowe. Opowiada sie za alternatywnymi praktykami
architektonicznymi, ktére podwazaja dominujace zachodnie modele, czerpiac inspiracje z
codziennych rytuatéw, narracji i pasywnych strategii sSrodowiskowych
charakterystycznych dla Globalnego Potudnia. Poprzez badania, projektowanie i
dziatalnos$¢ dydaktyczna dazy do odzyskania i dowarto$ciowania tego, co okresla mianem
,2hiewidzialnego innego”.

Golzari i Sharif wspoélnie zatozyli Architects for Gaza — platforme poswiecona opowiadaniu
o Gazie poza obrazem zniszczenia, przeciwstawianiu sie wymazywaniu jej historii przez
kolonialne narracje oraz budowaniu nadziei zwigzanej z przestrzenia poprzez badania i
projektowanie. Inicjatywa taczy architektow, edukatoréw, urbanistéw, specjalistow
zajmujacych sie Srodowiskiem i projektantéw, wspoétpracujac blisko z lokalnymi
partnerami w Gazie, a zarazem krytycznie podejmujac kwestie domu, pamieci, troski i
wspolnego dziatania.

Poprzez eksperymenty z materiatami, projekty realizowane w praktyce oraz projektowanie
partycypacyjne Architects for Gaza podkresla prawo Gazy do domu, odbudowy i odnowy —
z wykorzystaniem umiejetnosci jej mieszkancow oraz w oparciu o ich wtasne innowacyjne
praktyki i wiedze.

www.architectsforgaza.com

3. Moumita Basak
Bez tytutu, 2021/2022
papier, barwnik z herbaty, nici bawetniane, tkaniny naturalne
szycie reczne, barwienie, haft, gwasz, akwarela
Kolekcja Centralnego Muzeum Wtoékiennictwa w Lodzi

Moumita Basak na wzdér dawnego malarstwa wykorzystuje kompozycje pasowa by
opowiedzie¢ historie kobiet na przestrzeni trzech wymiardw czasowych: przesztosci,
terazniejszosci i przysztosci. Sylwetki bohaterek przypominajg fotograficzne negatywy,
przywotujac estetyke fotografii analogowej i skojarzenia z utrwalonymi obrazami z
przesztosci. Laczy je tradycja haftu kantha, jedna z najstarszych technik rzemiosta
tekstylnego we wschodnich Indiach. Przekazywana przez kobiety z pokolenia na pokolenie,
znajduje swoje miejsce rowniez w pracy artystki.

Przeszto$cig dla Basak jest dziecinstwo czyli czas, w ktérym cztowiek ma najsilniejsza wiez
z natura. Wraz z dorastaniem zanika dziecieca uwazno$¢ na Swiat, a relacja z otoczeniem


http://www.architectsforgaza.com/

ustepuje miejsca temu, co znajome i ograniczone do najblizszej przestrzeni. W przypadku
kobiet z rodzinnych stron artystki domu wyznacza granice ich kontaktu ze §wiatem
zewnetrznym, ktore zgodnie z lokalnym zwyczajem nie mogg samodzielnie go opuszczac.
Do wykonania kantha tradycyjnie uzywa sie zuzytych ubran i niepotrzebnych juz tkanin. W
pracy Basak resztki materiatéw nabieraja symbolicznego znaczenia. Artystka poréwnuje
ich los z sytuacja kobiet, niezauwazonych, poukrywane w zakamarkach domu. Odniesienie
do rodzinnej tradycji nabiera tym samym wymiar feministyczny, wskazujac na
ograniczenia naktadane na kobiety i ich miejsce w spoteczno$ci.

Najwyzsza kondygnacja to wizja przysztosci, obraz wyzwolenia i rownosci, w ktorym
kobiety moga odzyska¢ swobode ksztattowania wtasnej relacji ze Swiatem.

Maria Grzeszczak

MOUMITA BASAK urodzona w 1996 roku w Burdwan w Indiach Moumita Basak pochodzi
z wioski, w ktérej — jak sama zauwaza — jej relacja z domem jest silniejsza niz z
otaczajacym jg Swiatem zewnetrznym. To uwiktanie w nature oraz $wiadomos$¢ wtasnego
codziennego oddalania sie od niej stanowig Zrodto inspiracji dla jej tworczosci. Artystka
opowiada o kobiecos$ci i wtasnych do$wiadczeniach dorastania w Indiach jako kobieta. Jej
prace podejmuja tematy doSwiadczenia, pamieci i znajomego otoczenia. To wtasnie
zamieszKkiwane przez nig przestrzenie stajg sie inspiracja dla jej praktyki.

Basak mowi o samotno$ci jako o przyjacidtce, ktérag ma kazdy z nas. Jest to relacja petna
zawirowan i niepokoju, a jednocze$nie radosna i spokojna. Emocje zwigzane z samotnoscia
przenikajg réwniez do jej praktyki artystyczne;j.

Basak pracuje w roznych technikach i za pomoca rozmaitych materiatéw, wykorzystujac
tekstylia, zuzyte tkaniny, szycie reczne, haft maszynowy, tradycyjng indyjska technike
kantha, barwienie herbatg i kawg oraz autorskie techniki druku. Jej prace prezentowano na
licznych wystawach krajowych i miedzynarodowych, m.in. podczas 17th International
Triennial of Tapestry w Centralnym Muzeum Wioékiennictwa w Lodzi (2022), gdzie
otrzymata ztoty medal. Jej prace znalazty sie rowniez na wystawie DREEM KEEPERS w
Warszawie. Artystka otrzymata liczne nagrody, wyréznienia i stypendia.

4. EDGAR BAK (projekt), AGATA KROL (wykonanie), SPLOT
(wytwoérnia/manufactory)
Chaos, 2024
welna, len
kilim ptochowy
Kolekcja Centralnego Muzeum Wtékiennictwa w Lodzi

Zredukowana do dwdch koloréw kompozycja zostata zbudowana za pomoca prostych form
geometrycznych - wydtuzonych, poziomych ksztattéw oraz tréjkatéw. Ich pozornie
przypadkowe konfiguracje tworzg zmienny i trudny do przewidzenia rytm, a cato$¢



sprawia wrazenie ciggtego rozpadu i ponownego skupiania sie.

Chaos w wyobrazeniach starozytnych Grekéw byt pierwotnym stanem $wiata, bezdenng
przepascia, pozbawiong ustalonych ram, miejscem wszelkiego rozproszenia. Przede
wszystkim byta to jednak przestrzen, z ktérej wytonit sie péZniejszy Kosmos. Chaos nie
oznaczat wiec beztadu, lecz stan poprzedzajacy powstanie uporzadkowanej rzeczywistosci.
Grecy wierzyli, ze Chaos sktadat sie z potaczenia pierwiastkow stanowigcych podstawe
Swiata: ziemi, wody, ognia i powietrza. To z niego mieli wytoni¢ sie pierwsi bogowie: Gaja,
uosobienie Ziemi i Uranos, uosobienie Nieba. Kilim Edgara Bgka przywotuje ten pierwotny
stan, w ktdrym formy nie miaty jeszcze okresSlonych relacji, a Swiat pozostawat w stanie
potencjalnego stawania sie.

Maria Grzeszczak

EDGAR BAK zajmuje sie projektowaniem tozsamos$ci wizualnych, znakéw, opakowan i
przestrzeni. Angazuje sie w projekty spoteczne, jest autorem wydawanych w Polsce i
zagranicg ksigzek dla dzieci poruszajacych tematy réwnosci. Projektuje kilimy dla Splot
Kilim. Jako dyrektor artystyczny prowadzi zaré6wno wtasne studio. Prowadzit warsztaty w
Japonii, Izraelu, Estonii oraz we Wtoszech a w School of Form prowadzit kurs
projektowania identyfikacji wizualnych. Z Charlotte West przygotowat "Projekt: The Polish
Journal of Visual Art and Design®, dla wydawnictwa Unit Editions a wspdlna ksigzka z
Joanng Olech zostata wydana w Korei Potudniowe;j.

www.edgarbak.info
www.instagram.com/edgarbak.premium

5. Alicja Bielawska
Kiedy rzeczy znajdq swoje miejsce (zielony koc), 2013
welna, bawelna
zakard podwéjny
Kolekcja Centralnego Muzeum Wtokiennictwa w Lodzi

W pracy Kiedy rzeczy znajdq swoje miejsce (zielony koc) Alicji Bielawskiej punktem wyjscia
jest koc - przedmiot codziennego uzytku. Wykonana technikg zakardowa tkanina
zachowuje jego charakterystyczny format, miekka, miesistg strukture oraz wzdr
kratownicy. Regularno$¢ geometrycznej siatki okazuje sie jednak pozorna. Przewidywalny
uktad linii zostaje przez artystke celowo zaburzony, a jego deformacja tworzy iluzje ruchu
materiatu - jego falowania, wybrzuszania i zapadania sie. Tkanina przestaje by¢ jedynie
nos$nikiem wzoru i zaczyna funkcjonowa¢ wedtug wtasnej, niezaleznej logiki.

W twdrczoSci Alicji Bielawskiej istotne miejsce zajmuje obserwacja ruchu i jego sladéw.
Artystke interesujg choreografie ciala, gesty oraz sytuacje, ktore sa nieprzewidywalne i
wymykaja sie tatwemu uporzadkowaniu. Wprowadzony przez artystke ,btad”


http://www.instagram.com/edgarbak.premium
http://www.edgarbak.info/

przeciwstawia sie idei poszukiwania idealnego porzadku opartego na geometrii i
kwestionuje precyzje i powtarzalno$¢ procesu maszynowego. Zaktocenie struktury
sprawia, ze znany przedmiot przestaje by¢ postrzegany wytacznie przez pryzmat swojej
codziennej funkcji uzytkowej i staje sie Zrodtem nowych skojarzen.

Maria Grzeszczak

ALICJA BIELAWSKA (ur. 1980) - rzeZbiarka, tworzy rysunki, instalacje, rzeZby, pisze
wiersze. Jej prace koncentruja sie wokot materialnej sfery codziennoSci i relacji pomiedzy
przedmiotami, wnetrzami a wspomnieniami. Zajmujg ja kwestie wzglednosci percepciji i
roli pamieci. Do swoich realizacji wprowadza elementy choreografii. Absolwentka historii
sztuki na Uniwersytecie Warszawskim i sztuk pieknych na Gerrit Rietveld Academie w
Amsterdamie, obronita doktorat Akademii Sztuk Pieknych w Gdansku. W 2015 roku
nominowana byta do nagrody Spojrzenia 2015 - Nagroda Deutsche Bank, a w 2016 roku do
nagrody Paszporty Polityki w kategorii sztuki wizualne. Jej prace znajduja sie w kolekcjach
m.in. Muzeum Sztuki Nowoczesnej w Warszawie, Muzeum Sztuki w Lodzi i Zachecie
Narodowej Galerii Sztuki w Warszawie, Centralnym Muzeum W1t6kiennictwa w tL.odzi.
Wystawa Dom odziany. Dostrajanie sie do sezonowej wyobrazni reprezentowata Polske
razem z CENTRALA i Aleksandrg Kedziorek na London Design Biennale 2021. Reprezentuje
Polske na 16. Gwangju Biennale 2026. Wyktadowczyni Wydziatu Projektowania School of
Form Uniwersytetu SWPS w Warszawie i Fundacji Atelier w Warszawie. Mieszka i pracuje
w Warszawie.

6. EGLE BUDVYTYTE
Warmblooded and Earthbound / Cieptokrwisci i zwiqzani z Z/ziemiq, 2024
jednokanatowa instalacja wideo z dZzwiekiem, 27 min.

Warmblooded and Earthbound to film o blisko$ci miedzy ziemig a ciatem. Praca podejmuje
tematy rytuatu, Smierci, gliny, troski i wspoélnoty. Osadzony w litewskim krajobrazie film
prowadzi przez brzegi rzek oraz liczne kamieniotomy wapienia i gliny, zacierajac
hierarchie miedzy ciatem a krajobrazem i ukazujac je jako gteboko ze sobg splecione.
Choreografia scen i teksty pie$ni czerpia z réznych Zrédet, w tym z badan i teorii litewskiej
archeolozki XX wieku, Mariji Gimbutas, dotyczacych neolitycznych spoteczenstw
matrylinearnych. Szczegdlng uwage poswiecono ich rytualom pogrzebowym oraz
nierozdzielnosci tego, co Swiete, od tego, co codzienne.

Rezyseria: Eglé Budvytyté

Gtos, melodie i tekst pie$ni: Eglé Budvytyteé
Wystepuja i wspéttworza:

Ming Jou Chen

Fazle Shairmahomed



Noha Ramadan

Tomislav Feller

Esther Mugambi

Kristina Skaldina

Saulé Budvytyté

Alexandra Krivulina

Kostiumy, rekwizyty i konsultacja artystyczna: Marija OlSauskaité
Zdjecia: Narvydas Naujalis

Asysta operatorska: Rapolas Sakalas Gorodeckis, Edgaras Naujalis
Realizacja dZwieku na planie: Mykolas BeiSys

Korekcja kolorystyczna: Justinas Vencius

Montaz: Bart Groenendaal

Kompozycja i projekt dZzwieku: Steve Martin Snider

Miks i mastering: Maarten Brijker

Asysta produkcyjna: Skaisté MatijoSiuté

Figurki z gliny: Kristina Skaldina

Film powstat przy wsparciu: Frac ile-de-France, Mondriaan Fonds, Institut Frangais,
Nederlands Filmfonds.

EGLE BUDVYTYTE jest artystka mieszkajaca i pracujaca w Wilnie i Amsterdamie. W 2026
roku reprezentuje Litwe podczas 61. Miedzynarodowej Wystawy Sztuki — La Biennale di
Venezia. Jej prace byty prezentowane na catym $wiecie, m.in. w Le Plateau, FRAC, Paryz
(2024); Canal Projects, Nowy Jork; Vleeshal, Middelburg (2023); podczas 59.
Miedzynarodowej Wystawy Sztuki La Biennale di Venezia; w Whitechapel Gallery w
Londynie (2022); Riga International Biennial of Contemporary Art (RIBOCA) (2020);
Renaissance Society w Chicago (2019); Baltic Triennial (2018); Lofoten International Art
Festival; Block Universe Festival w Londynie (2017); De Appel Arts Centre oraz CACw
Wilnie (2016); 19. Biennale w Sydney (2014); a takze w Stedelijk Museum w Amsterdamie
(2012), miedzy innymi. Budvytyté odbywata rezydencje artystyczne w Palais de Tokyo w
Paryzu, Nida Art Colony na Litwie, OCA w Norwegii oraz WIELS w Brukseli. Jej praktyka
rozwija sie na styku sztuk wizualnych i performatywnych. Artystka traktuje ruch i gest jako
narzedzia mozliwej subwersji normatywnoSci, rél ptciowych i spotecznych oraz
dominujacych narracji ksztattujacych przestrzen publiczna. Jej tworczos¢, obejmujaca
piesni, poezje, wideo i performans, bada site oddziatywania kolektywnosci, podatnos$ci na
zranienie oraz ptynnych, przepuszczalnych relacji miedzy ciatami, publicznoscia i
otoczeniem.

7. RANA HAMADEH
Standard_Deviation I / Standardowe_odchylenie I,2021/2026



jednokanatowe wideo z szesciokanatowym dZwiekiem, libretto, Swiatto sterowane
DMX; 21 min. 53 sek.

Standard_Deviation I to jednokanatowa animacja 3D, ktora stanowi interpretacje stynnej
tragedii Sofoklesa ,Kr6l Edyp”. Zamiast ponownie opowiadac¢ o nieszcze$ciach Edypa, krola
Teb, ktérego bolesna droga do samopoznania rozgrywa sie w szczytowym momencie plagi
tebanskiej, dzieto to stanowi interpretacje samej sztuki Sofoklesa - czyli interpretacje
»koncepcji tragedii” Sofoklesa.

Od snéw, przez trans, horror, az po fantasmagoryczne ,tableaux vivants” - elementy
wizualne przypominajg przede wszystkim sceny z gry komputerowej. Przektadajg one
akcje Kréla Edypa na serie wirtualnych przestrzeni, w ktérych niesamowite, oniryczne lub
koszmarne scenerie oraz dezorientujace $ciezki dzwiekowe wyznaczajg, odzwierciedlajg i
poteguja droge zaloby oraz intensywnos$¢ emocji, ktére rozwijaja sie w oryginalnym
utworze. Dzieto bada przy tym wewnetrzne mechanizmy tragedii jako maszyny -
rozbudowanej ,technologii wytrzymatosci”.

Praca czerpie inspiracje wizualng z epickiej estetyki gier 3D, a takze z estetyki gier 2D z lat
80. Potaczenie postaci i symboli z oryginalnej tragedii z estetyka gier komputerowych
pozwala na wymys$lanie r6znych mozliwosci loséw bohateréw tragedii oraz ich
aktualizacje.

Struktura dzieta oraz jego spektakularna, niepokojgca warstwa wizualna i dZzwiekowa
pozwalajg doswiadczy¢ mitycznej plagi tebanskiej jako bezczasowego stanu rozpadu
zaréwno zewnetrznego, jak i wewnetrznego Swiata podmiotu.

Na zamowienie: Secession, Wieden, oraz SCHUNCK (Gemeente Heerlen)

Przy wsparciu: Mondriaan Fonds oraz Gemeente Rotterdam Workwritten

Rezyseria i kompozycja: Rana Hamadeh

Rozmowa: Sara Hamadeh

Projekt dZwieku, montaz dZwieku i miks: Jorg Schellekens

Projekt obiektow i przestrzeni / scenografia: Rana Hamadeh

Modelowanie 3D i animacja: Ryan Cherewaty, Vasilis Kasselas

Asysta przy modelowaniu 3D i animacji: Esther de Bruijn

Montaz wideo, zdjecia i kamera: Sara Hamadeh

Swiatto: Sara Hamadeh

Grafika 2D i animacja / projekt graficzny: Jungeun Lee, Kay Pisarowitz

Wykonanie partii operowej: Gerrie de Vries

Partia méwiona: Rana Hamadeh

Perkusja: Jacobus Thiele

Korekcja kolorystyczna: Embel Studio Post

Rana Hamadeh (ur. 1983 w Bejrucie) jest artystka wizualng, dZzwiekowa i performatywnga,
znang z tworzenia rozbudowanych, operowych wystaw, mieszkajaca i pracujagca w



Rotterdamie. W swojej twdrczosSci podejmuje refleksje nad epistemologiami, ekonomig i
technologiami sprawiedliwo$ci, rozpatrywanymi poprzez rezimy miary, spektaklu,
przektadu, reprodukcji i maszynowej standaryzacji. 0d 2016 roku rozwija praktyke
operow3, w ktérej opera rozumiana jest jako ,praca w nadmiarze” (,labour-in-abundance”)
- logika kompozycyjna rozciagajaca sie na dzwiek, film, teatr, maszyny, media sieciowe,
tworzenie wystaw oraz sytuacje pedagogiczne, taczac je we wspdlne pola kompozycyjne.
Jej nieustannie rozwijane, dlugoterminowe projekty przyjmuja forme kolejnych
rozdziatéw, ktére wzajemnie sie komentuja, rewiduja i rozwijaja. Powracajace watki jej
badan obejmujg historie pisma ksztaltowane przez interfejsy techniczne oraz ich uwiktanie
w dokumentalno$¢, wtasnos$¢, posiadanie, autorstwo i dowdd. Hamadeh zajmuje sie
réwniez prawng i teatralng produkcja Swiadectwa (testimonial), odréznianego od zeznania
czy Swiadectwa w sensie testimony, a takze tym, co okresla mianem ,podmiotowo$ci
Swiadka” (testimonial subjecthood).

Czerpiac z praktyk kuratorskich jako sposobu pracy, Hamadeh umieszcza czytelnictwo w
centrum swojej praktyki, traktujgc czytanie jako aktywng metode kompozycyjna, poprzez
ktorg teksty, glosy, obrazy i maszyny sg stuchane, nadpisywane, opatrywane przypisami,
remediowane i splatane ze soba. Jej obecne badania koncentrujg sie na wspotczesnej
komputacji, rozpatrywanej poprzez genealogie strajku.

Jej wczesniejsze wystawy indywidualne byly prezentowane m.in. w Edith-Russ-Haus for
Media Art (Oldenburg), Secession (Wieden), (FKA) Witte de With Center for Contemporary
Art (obecnie Melly), The Institute of Modern Art (Brisbane), Nottingham Contemporary
oraz The Showroom (Londyn). Jej prace byty réwniez prezentowane na arenie
miedzynarodowej m.in. w ramach Performa, w The New Museum (Nowy Jork), MuHKA
(Antwerpia), steirischer herbst festival (Graz), Sonic Acts festival; na Kochi-Muziris
Biennale; w SALT (Stambut), e-flux (Nowy Jork), podczas 8th Liverpool Biennial, 12th
Biennale de Lyon; w The Lisson Gallery oraz Van Abbemuseum.

www.ranahamadeh.com

8. INSIDE JOB (ULA LUCINSKA, MICHAL KNYCHAUS)
Paradise Rot: The Observer I-111, 2024
len, organza, jedwab, Swiatta LED, wosk sojowy, farba w sprayu, stal nierdzewna,
stal chromowana, aluminum, kable elektryczne
Paradise Rot: The Pond I-11I, 2024
stal nierdzewna, stal czarna, kable elektryczne, czarny pigment, olej

Paradise Rot duetu Inside Job (Ula Lucinska i Michat Knychaus) tworzy niepokojacy,
hybrydyczny ekosystem, w ktorym organiczne ksztalty splatajg sie z przemystowymi
materiatami i infrastrukturg. Metalowe formy przypominajace rosliny, wtokniste kokony,
przewody oraz czarne sadzawki budujg krajobraz zawieszony pomiedzy wzrastaniem a
rozpadem. Instalacja podwaza wizje natury jako stabilnego i odrebnego porzadku, ukazujac


http://www.ranahamadeh.com/

ja jako dynamiczng sie¢ (czesto mrocznych) zaleznoSci, podlegajaca ciggtym przemianom.
To przestrzen niepewnosci, w ktérej znane formy tracg swojg jednoznacznos¢, a granice
miedzy tym, co ludzkie, technologiczne i wiecej-niz-ludzkie, ulegaja zatarciu. Tytutowy
»gnijacy raj” wskazuje na proces rozktadu rozumiany nie jako kres, lecz jako etap
transformacji. W tej perspektywie destabilizacja staje sie rowniez mozliwo$cig wytonienia
sie nowych relacji, form wspétistnienia i sposobéw adaptacji do zmieniajgcego sie Swiata.
(opis na podstawie tekstéw Joanny Kobytt i Katarzyny Rézniak - Szabelskiej)

ULA LUCINSKA, MICHAL KNYCHAUS pracuja razem jako duet Inside Job. Ukonczyli
Intermedia na Uniwersytecie Artystycznym w Poznaniu. W swojej praktyce wykorzystuja
réznorodne media i materiaty. Pracujac z obiektami rzezbiarskimi, tworza rozbudowane i
immersyjne Srodowiska. Wiele z ich projektow odnosi sie do katastroficznych narracji, w
ktorych hauntologiczne nawiedzenia z przesztoSci przeplataja sie z futurystycznymi
spekulacjami. Interesuja ich przemiany sSrodowiskowe, spoteczne i geopolityczne, ktore
ksztattujg wspétczesnosc i wptywajg na wyobrazenia mozliwych przysztosci.
Wykorzystujac fikcje jako metodologie pracy, badajg jej samospelniajacy sie potencjat.
Prognozujac dystopie i utopie, zastanawiajg sie nad ich mozliwo$ciami i ograniczeniami. W
2026 roku reprezentujg Polske na 16. Gwangju Biennale w Korei Potudniowej. Sg
finalistami miedzynarodowego konkursu Artagon IV w Paryzu (2018) oraz znaleZli sie na
shortliscie miedzynarodowej nagrody Allegro Prize (2020). Zostali uhonorowani m.in.
stypendium Mtoda Polska (2026), Poznanskim Stypendium Artystycznym (2023), Nagroda
Miasta Poznania dla Mtodych Twoércow (2020), Nagrodg Ministra Kultury i Dziedzictwa
Narodowego (2018) oraz Nagroda Santander Universidades (2016). Ich wspolny dyplom
zostal nagrodzony przez magazyny SZUM i Czas Kultury (2018). Prezentowali swoje prace
podczas rezydencji artystycznych (m.in. The Brno House of Arts, Brno, CZ; Aldea Residency,
Bergen, NO; RUPERT Residency, Wilno, LT; A-I-R FUTURA, Praga, CZ; Residency Gurzelen,
Biel/Bienne, CH; TestDrive, Nikozja, CY; Kulturfabrik, Burgdorf, CH), na wystawach
indywidualnych (m.in. eastcontemporary, Mediolan, IT; FUTURA, Praga, CZ; Cantina,
Aarhus, DK; Hot Wheels Projects, Ateny, GR; §opa Gallery, Koszyce, SK; BSMNT, Lipsk, DE;
66P Gallery, Wroctaw, PL; Pawilon, Poznan, PL; SKALA, Poznan, PL) oraz wystawach
grupowych (m.in. MeetFactory, Praga, CZ; Krupa Gallery, Londyn, UK; Aldea Gallery,
Bergen, NO; 34. Biennale Sztuk Graficznych w Lublanie, SI; Exhibit Gallery, Akademie der
bildenden Kiinste Wien, AT; Platform Stockholm, Sztokholm, SE; Kunsthalle Baden-Baden,
DE; WallRiss, Fryburg, CH; Sattelkammer, Berno, CH; Athens Digital Arts Festival 2018,
Ateny, GR; DuflonRacz, Berno, CH; Ostrale Biennale of Contemporary Arts, Drezno, DE;
Zacheta - Narodowa Galeria Sztuki, Warszawa, PL; Galeria Arsenat, Biatystok, PL; BWA
Wroctaw, PL; TRAFO - Trafostacja Sztuki, Szczecin, PL; NADA Villa Warsaw, PL; Warsaw
Gallery Weekend, PL).

9. MARTYNA JASTRZEBSKA



Unieobecnienie, 2023
materiat mieszany (m.in. zywica poliuretanowa i epoksydowa, akryl, suchy pigment)

Instalacja Martyny Jastrzebskiej nawigzuje do archeologicznego wykopaliska, odkopanego
skarbu i $ladu przesztosci — a takze do legendy o zaginionym pomniku Leniwej Panny,
zakopanym na terenie Oruni. Powstata w ramach 14. edycji Narracji Czute punkty Orunia /
Gdansk. Obiekt jest jednocze$nie reliktem i widmem: czym$ pogrzebanym, co powraca,
odzyskujac swojg obecnos$¢ w terazniejszosci. Monolityczna materia, zblizona do skaty lub
kruszcu, przenika sie z postacia kobiety i resztkami ciata, ktdre stajg sie jej budulcem.
Granica miedzy kamieniem a kruchym ciatem zaciera sie — ciato mineralizuje sie, skata
nabiera cielesnosci. Korozja, osad i $lady rozpadu nie oznaczajg konca, lecz przemiane i
mozliwos¢ powrotu. Instalacja przywotuje figure widmowej mscicielki ujezdzajacej rozpad:
nie walczacej z nim, lecz czerpigcej z niego site. Jej sensualnos$¢ wynika z napiecia miedzy
ciezarem materii a kruchos$cig ciata, miedzy tym, co trwate, a tym, co nieustannie sie
rozpada i powraca.

MARTYNA JASTRZEBSKA (urodzona w 1987 r. w Kielcach), artystka wizualna,
wyktadowczyni Akademii Sztuk Pieknych w Gdansku. Mieszka i pracuje w Gdyni i w
Warszawie. Pracuje gtéwnie z instalacja i obiektem. W jej dziataniach przeplatajg sie watki
zmiany, odradzania sie, reinterpretacji znaczenia $ladu, dekonstrukcji mitu i symbolu -
najczesciej w kontekscie post-feministycznym. Artystke interesuje nowe definiowanie
troski i wrazliwo$ci. Jej prace prezentowane byty m.in. w: CICA Museum w Seulu, Centrum
Rzezby Polskiej, Gdanskiej Galerii Miejskiej, Panstwowej Galerii Sztuki w Sopocie, Galerii
Miejskiej Arsenat w Poznaniu, ZONA w Szczecinie, galerii Arsenat w Bialymstoku, galerii
Wozownia w Toruniu, BWA w Kielcach, Centrum Sztuki Wspoétczesnej w Toruniu, NOMUS
w Gdansku, Galerii Bardzo Biatej w Warszawie, galerii Ztagcze w Poznaniu, BWA w
Tarnowie, jak rowniez m.in. na: Together Forever, Zukunftsvisionen w Gorlitz, 14.Festiwal
Open City, Lublin, Interphoto Festival, Biatystok, Poznan Art Week, Warsaw Gallery
Weekend, Biennale Sztuki Mtodych Rybie Oko, Ostrale Biennale, Drezno, Festiwal Narracje
Gdansk. Rezydentka NES Artist Residency Iceland (2017), Centrum RzezZby Polskiej (2023),
JOYA AiR arte + ecologia (2024). Laureatka m.in.: Gtdwnej Nagrody na IV Gdanskim
Biennale Sztuki (2016), Stypendium Ministra Kultury i Dziedzictwa Narodowego (2018),
Nagrody Miasta Gdanska dla Mtodych Tworcow Kultury za rok 2019; nominowana w
kategorii , Odkrycie Roku 2019 w Kulturze” nagrody Pomorskie Sztormy (2020).
Stypendystka Instytutu Adama Mickiewicza, nominowana przez Muzeum Narodowe w
Gdansku w miedzynarodowym projekcie Baltic Horizons (2022-23). W 2022 roku
otrzymala trzyletnie Stypendium Ministra dla Wybitnych Mtodych Naukowcow w
dziedzinie sztuk pieknych i konserwacji dziet sztuki. W 2025 roku otrzymata wyréznienie
honorowe VIII edycji Nagrody Sztuki im. Marii Anto i Elsy von Freytag-Loringhoven. Prace



Martyny Jastrzebskiej znajdujg sie m.in. w kolekcjach prywatnych, Kolekcji na Nowe 100-
lecie Banku Polskiego PKO, kolekcji sztuki wspoétczesnej Muzeum Narodowego w Gdansku.

10. AGNIESZKA KALINOWSKA
Ciezka woda, 2017
glina, pigment ceramiczny

Instalacja Ciezka woda Agnieszki Kalinowskiej sktada sie z blisko 30 glinianych dzbandw,
bedacych replikami antycznych waz z Persji, Etiopii, Afganistanu, Syrii i [Iraku. Na
powierzchniach naczyn Kalinowska umiescita schematyczne sylwetki uciekajgcych lub
ukrywajacych sie postaci, nawigzujac bezposrednio do aktualnego dzi$ problemu
uchodzZstwa i masowych migracji. Bezposrednig inspiracjg dla rysunkéw jest znak drogowy
znany jako Immigrant Crossing, wprowadzony po serii ponad stu wypadkéw $miertelnych
z udziatem migrantéw, ktére miaty miejsce na autostradzie miedzystanowej na granicy
USA i Meksyku w latach 1987-1990.

Kalinowska siegajac do formy naczyn jako archeologicznych znalezisk - kluczowych sladow
w badaniach nad warunkami bytowania i przemieszczania sie ludéw - taczy problematyke
wspotczesnych migracji z historig ludzkos$ci. Artystka podkresla metaforyczne znaczenie
wody - jej ciezar, zaréwno fizyczny, jak i egzystencjalny. Dzieto to porusza uniwersalne
kwestie zwigzane z walka o przetrwanie, godno$¢ oraz granice fizyczne i spoteczne, jakie
napotykajg wykluczone jednostki.

Jej praca powstata dekade temu, w odpowiedzi na pierwsze oznaki skutkéw kryzysu
migracyjnego, ktorych zaczeta doswiadcza¢ Europa. Instalacja Kalinowskiej otwiera -
razem z pracg Rany Hamadeh i Edgara Baka - narracje wystawy Na krawedzi chaosu,
niczym syntetyczny znak naszych czasow.

Opis dzieta za: https://nomus.gda.pl/pl/zbiory/k/agnieszka-kalinowska/ciezka-woda

AGNIESZKA KALINOWSKA (ur. 1971, Warszawa, Polska) zajmuje sie rzezba, wideo i
malarstwem. Jej tworczos¢ okresli¢ mozna mianem miernika stanu wspotczesnego
spoteczenstwa. W swoich pracach artystka analizuje mechanizmy rzadzace Swiatem i
funkcjonujacymi w nim jednostkami ludzkimi. W centrum jej zainteresowan znajduje sie
cztowiek zawieszony, wraz ze swoimi emocjami, w aktualnej sytuacji geopolitycznej. Jej
prace analizujg m.in. problemy zwigzane z wyznaczaniem i zabezpieczeniem terytorium,
polityka, ktora kultywuje atawistyczne rytuaty wtadzy, dajac jednostkom ztudne poczucie
ochrony. Kalinowska stosuje proste materiaty, takie jak glina, stoma czy sznurek - potrafi
jednak w niezwykle poruszajacy sposéb uczynic ze swoich obiektéw emocjonalne
wyzwanie dla odbiorcy, opowiadajac o problemach spotecznych spychanych na margines i
o cztowieku w sytuacjach ekstremalnych, ujawniajac pod$wiadome leki.

Jej prace prezentowane byty m.in. w takich miejscach jak: MUMOK Museum moderner
Kunst, Vienna; 12th Gwangju Biennale, Korea; 19th Biennale of Sydney, Australia; Tokyo


https://nomus.gda.pl/pl/zbiory/k/agnieszka-kalinowska/ciezka-woda

Photographic Art Museum, Japan; Kunsthaus Graz, Austria; Sculpture Center, Nowy Jork;
National Art Museum of China, Pekin; Kunstraum Walcheturm, Zurich; Muzeum Sztuki w
Lodzi; NOMUS, Gdansk; Zacheta Narodowa Galeria Sztuki; Centrum Sztuki Wspoétczesnej
Zamek Ujazdowski.

11.YULIA KRIVICH
Przeczucie, 2014
fotografia

Yulia Krivich w cyklu Przeczucie (Presentiment) z 2014 roku podejmuje probe uchwycenia
trudnego do nazwania stanu niepokoju. Punktem wyj$cia dla projektu sg osobiste
doswiadczenia artystki zwigzane z emigracjg z Ukrainy oraz napietg sytuacjg polityczna
poprzedzajacag wybuch wojny w Ukrainie i aneksje Krymu. ,Przeczucie” oznacza tu
irracjonalne przeczuwanie zagrozenia - uczucie, Ze rzeczywisto$¢ znajduje sie na progu
dramatycznej przemiany. Cykl sktada sie z fotografii dokumentalnych i inscenizowanych,
ktore celowo zacierajg granice miedzy rzeczywistos$cia a fikcja. Krivich zestawia pozornie
zwyczajne obrazy codziennoSci z subtelnymi znakami napiecia: $ladami przemocy,
wojskowymi motywami, bliznami czy intymnymi gestami. Dzieki temu fotografie nie
opowiadajg wprost o konkretnych wydarzeniach politycznych, lecz budujg atmosfere
niepewnosci i zawieszenia.

YULIA KRIVICH (ur. 1988, w Dnipro, Ukraina) jest artystka wizualng, badaczka i
kuratorka, ktorej praktyka koncentruje sie na przecieciu kultury wizualnej, migracji oraz
mys$li dekolonialne;j. Jest doktorantkg Akademii Sztuk Pieknych w Krakowie, gdzie realizuje
projekt badawczy taczacy badania archiwalne z forma filmu eseistycznego jako metoda
artystyczng i badawcza. Wyksztatcona jako architektka i artystka multimedialna,
rozpoczeta swojg praktyke od fotografii, stopniowo rozwijajac ja w kierunku filmu,
instalacji oraz projektow interdyscyplinarnych. Jej prace byty prezentowane m.in. w
Muzeum Sztuki Nowoczesnej w Warszawie, Zachecie - Narodowej Galerii Sztuki,
PinchukArtCentre w Kijowie, Fotomuseum Winterthur (Szwajcaria), podczas documenta
15 w Kassel (Niemcy), Osaka Kansai International Art Festival (Japonia), Vilnius
Performance Biennale (Litwa), a takze na wystawach w Stanach Zjednoczonych.
Rownolegle do dziatalnos$ci artystycznej realizuje projekty kuratorskie i badawcze. Jest
wspotkuratorka projektu There Is Nothing Solid About Solidarity (2025) - wystawy i
programu dyskursywnego towarzyszacego Kyiv Biennial, prezentowanego w M HKA -
Muzeum Sztuki Wspéiczesnej w Antwerpii (Belgia). W 2026 roku petnita funkcje kuratorki
sekcji SHOWOFF Miesigca Fotografii w Krakowie. Jest laureatka stypendium Fulbright
Junior Research Award na University of Chicago (2026-2027), programu Culture Moves
Europe (Goethe-Institut) oraz stypendium CEC ArtsLink Fellowship (USA, 2024). Jej prace
znajduja sie w kolekcji Fundacji Sztuki Polskiej ING oraz w kolekcjach prywatnych. W



latach 2022-2024 byta wspotzatozycielka Solidarnego Domu Kultury ,Stonecznik” przy
Muzeum Sztuki Nowoczesnej w Warszawie - oddolnej inicjatywy wspierajacej artystki,
artystow i osoby pracujace w kulturze, ktore zostaty zmuszone do opuszczenia Ukrainy w
wyniku petnoskalowej inwazji Rosji. Projekt byl nominowany do Paszportéw ,Polityki” w
2022 roku. Mieszka i pracuje w Warszawie.

www.yuliakrivich.org

12. ANA LAURA LOZZA & BARBARA HANG
Consumation / Zuzycie, 2018-2025
dokumentacja fotograficzna przestrzeni przygotowanej na potrzeby performansu w:
Museo Reina Sofia, Madrid, 2018, Sophiensaele, Berlin, 2018, Museo Reina Sofia,
Madrid, 2019, Fundacién Andreani, Buenos Aires, 2021, San Andrés Cultural Space,
Buenos Aires, 2023, CAOS (Club de Artes y Ocios), Villa Elvira, 2024, Museo de Arte
Moderno de Buenos Aires, 2025

Na kilku fotografiach widzimy kregi krzeset, ustawione w ten sam spos6b w pustych
pomieszczeniach. Wygladajg jak slad obecnoSci jakiego$ zgromadzenia albo wrecz
przeciwnie - jak przestrzen zaaranzowana precyzyjnie dla ugoszczenia majacej sie za
chwile pojawi¢ wspoélnoty. Tak jakby fotograf uchwycit moment zawieszenia gdzie$
“pomiedzy”, peten napiecia, oczekiwania i tesknoty zarazem.

Zdjecia stanowig dokumentacje przestrzeni réznych instytucji sztuki (m.in. Museo Reina
Sofia w Madrycie czy Museo Moderno w Buenos Aires) w momencie tuz przed
zaproszeniem publiczno$ci do udziatu w performansie Consumation, realizowanym w
réznych miejscach na $wiecie przez duet Ana Laura Lozza & Barbara Hang. Oparty na
prostym, zbiorowym dziataniu, performans przeksztatca przypadkowa grupe osob, ktore
sie na niego zapisaty, w ulotng wspdlnote przezy¢ i doSwiadczen. Wraz z uptywem czasu i
rozpadem materii, rozwijajg sie i pogtebiaja ztozone sieci relacji w grupie oraz mnoza
odpowiedzi na pytanie: jakie niewidzialne sposoby bycia razem mozemy stworzy¢?
Performans Consumation zostat zaplanowany w Centralnym Muzeum Wtékiennictwa w
Lodzi na 29.11.2026. Wykonane tuz przed nim zdjecie przestrzeni zostanie wtgczone do
prezentowanej na wystawie dokumentacji.

ANA LAURA LOZZA & BARBARA HANG to duet artystek dziatajacych w obszarze sztuk
performatywnych, zwigzanych i pracujacych miedzy Buenos Aires, Berlinem i
Hamburgiem. Rozwijaja swoja praktyke w dziedzinie choreografii i tafica, poruszajac sie
réwniez miedzy edukacjg, dramaturgia, kuratorstwem i pisaniem. Urodzity sie w
Argentynie tego samego dnia, miesigca i roku, niemal w tym samym miejscu — matka
Barbary opuscita rodzinne miasto Any Laury tuz przed porodem. Spotkaty sie dwadzie$cia
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piec lat p6Zniej podczas wspdlnej nauki i pracy artystycznej i postanowity zosta¢ ,siostrami
w sztuce”.

0d 2010 roku rozwijajg Aca No Hay Delivery — platforme wymiany, badan i tworzenia
prac kolektywnych. Swoja praktyke artystyczng postrzegaja jako mozliwo$¢ wyobrazania
sobie i zmierzania ku nowym formom wspdlnego zycia. Poprzez aktywowanie i
aktualizowanie afektéw, pytan i pragnien badaja materialne i niematerialne wymiary ciata
w spotkaniu z innymi. U podstaw ich projektéw niezmiennie powraca pytanie: jak robic¢
rzeczy wspolnie? Pytanie to rozszerza sie na inne ciata oraz $wiat wiecej-niz-ludzki,
wstuchujac sie w to, co kruche, niepewne i nieprzewidywalne w procesie wchodzenia w
relacje.

Niedawno miata miejsce premiera ich spektaklu “Rodeos”, koprodukowanego przez
Paraiso Club i rozwijanego podczas rezydencji w Nos en Vera, Tanzhaus Ziirich oraz
Azotea.Ars, przy wsparciu programu Mecenazgo Cultural Bs. As. W 2024 roku stworzyty
spektakl “La linea imprecisa”, zaméwiony przez Museo de Arte Moderno de Buenos Aires w
ramach wystawy “Danza Actual”. Premiere “Commitment” zaprezentowaty w Lichthof
Theater w Hamburgu, dzieki dofinansowaniu Freie und Hansestadt Hamburg, Behorde fiir
Kultur und Medien oraz Hamburgische Kulturstiftung, a takze przy wsparciu
Kunstencentrum BUDA Kortrijk i Lake Studios Berlin. W ramach Paraiso Club de Artes
Escénicas poprowadzity warsztat posSwiecony praktykom choreograficznym zwigzanym z
wykorzystaniem gtosu i stéw, zatytutowany Las manos en la boca (Hands in the mouth).

18. ELIZA PROSZCZUK (projekt, haft), KAROLINA RADULKSA (wykonanie)
Siostrzenstwo I z cyklu Wqtek podwdéjny, 2020
len, welna
tkanina dwuosnowowa, haft
Kolekcja Centralnego Muzeum Wtokiennictwa w t.odzi

Praca powstata w wyniku inspiracji lokalng tradycja tkacka Podlasia, rodzinnych stron
artystki oraz postacia Eleonory Plutynskiej - artystki, projektantki i profesor warszawskiej
Akademii Sztuk Pieknych, ktéra od lat 30. XX wieku zgtebiata dawne, zapomniane techniki
tkackie oraz promowata wsréd ludowych tkaczek nowe, twércze podejscie do ich
rzemiosta, wptywajac m.in. na wzornictwo tkanin w technice dwuosnowowej. Wspdtpraca
Proszczuk z tkaczkami z Izby Tkactwa Dwuosnowowego w Janowie stata sie przyczynkiem
do nawigzania dialogu na temat roli wspotczesnej artystki ludowej (Karoliny Radulskiej)
oraz artystki sztuki wspotczesnej. Projekt wprowadza nowe motywy do tradycyjnej
techniki dwuosnowowej. Wzor tkaniny bazuje na stylizowanej sylwecie kobiety o obfitym
biuscie, z uwydatniong macicg i odnosi sie do idei tytutowego siostrzenstwa oraz sity
kobiet, widzianej nie tylko przez pryzmat systemu matriarchalnego. Postaci sktadajg sie z
motywow roslinnych, symbolizujacych kobiecos¢.



Monika Kowalczyk

ELIZA PROSZCZUK

Eliza Proszczuk urodzita sie w Biatymstoku w roku 1980. Absolwentka Akademii Sztuk
Pieknych w Warszawie na Wydziale Malarstwa. Dyplom obronita w roku 2006 w pracowni
prof. Krzysztofa Wachowiaka. Aneks do dyplomu przygotowata w pracowni tkaniny
artystycznej w pracowni prof. Stanistawa Andrzejewskiego.

0d 2007 do chwili obecnej przebywa w Holandii na studiach magisterskich Post. St. Joost w
Den Bosch na wydziale "Visual Art." W 2008 otrzymata stypendium Art. Fundation B.a.d w
Rotterdamie, gdzie bierze udziat w programie Rezydencji Tworczej. W galerii zostata
zaprezentowana ksigzka artystyczna, zrealizowana w trakcie pobytu na stypendium Art.
Fundation B.a.d w Rotterdamie.

www.elizaproszczuk.com

13. ZOARINIVO RAZAKATRIMO / MADAME Z0O
Element tradycji XXI wieku, 2003
drut stalowy, przedze syntetyczne i naturalne, papier, stoma, rafia
techniki mieszane
Kolekcja Centralnego Muzeum Wtokiennictwa w L.odzi

Madame Zo w pracy Element tradycji w XXI wieku odwotuje sie do wielowiekowej tradycji
tkackiej ludu Merina, najliczniejszej grupy etnicznej Madagaskaru zamieszkujacej
ptaskowyz we wnetrzu wyspy. Artystka siega po lamba - tkanine wykonywang m.in. z
bawelmny, rafii, wiokien pozyskiwanych z kory drzew oraz dzikiego jedwabiu. W kulturze
Merina tekstylia stanowig wazny element tozsamosci spotecznej i etnicznej, petnigc funkcje
rytualne i religijne. Szczegdélne miejsce zajmuje w niej dziki jedwab, z ktérego wytwarzano
lamba mena, ,,czerwony jedwab”, tkanine symbolicznie zwigzang z krélewskim prestizem i
autorytetem przodkéw. Wykorzystywano jg jako calun podczas ceremonii pogrzebowych,
przypisujac jej szczeg6lng moc oraz role w podtrzymywaniu wiezi pomiedzy Swiatem
zyjacych a $wiatem przodkow.

Madame Zo przenosi te tradycje w kontekst wspdiczesnej sztuki, rezygnujac z dostownego
odtwarzania tradycyjnej tkaniny lamba. Zamiast tego tworzy wieloelementowg, otwartg
kompozycje przestrzenng, w ktorej poszczegélne fragmenty tekstyliow zachowuja swoja
odrebnos¢, a jednocze$nie tworza spojng catosé. Rozmieszczone na réznych poziomach
sprawiajg wrazenie swobodnie zawieszonych w przestrzeni. Artystka nie traktuje
dziedzictwa kulturowego jako zamknietego zbioru form, lecz jako zywa materie
podlegajaca ciagtym przeksztatceniom. Fragmentaryczna, otwarta kompozycja moze by¢
odczytywana jako obraz dezintegracji i rozpadu dotychczasowego porzadku, jednocze$nie
bedac wyrazem poszukiwania nowego tadu i nadziei na stworzenie odmiennej catosci.
Maria Grzeszczak


http://www.elizaproszczuk.com/

ZOARINIVO RAZAKATRIMO / MADAME ZO znana jako Madame Zo (Antananarywa, 1960
-2020), Zoarinivo Razakaratrimo byta artystka tekstylng, ktorej praktyke wyrdzniato
wykorzystanie szerokiej gamy naturalnych i syntetycznych materiatéw. Pracujac w tradycji
*lamba* — tkaniny tradycyjnie wykonywanej z dzikiego jedwabiu lub bawelny — wplatata
W swoje prace nietypowe materiaty, takie jak drewno, przyprawy, straki fasoli, rosliny
lecznicze, metale, gazety, kosci, stuchawki, dtugopisy, spinacze do papieru, karty
telefoniczne czy spirale z notesow.

Brata udziat w Biennale Dak’Art oraz w wystawach w National Museum of African Art w
Waszyngtonie i Musée du quai Branly w Paryzu. Miata rowniez wystawy indywidualne w
Fondation H w Antananarywie, w tym wystawe retrospektywna prezentujaca ponad 90
prac powstatych na przestrzeni kilku dekad dziatalnosci artystyczne;j.

14. ALA SAVASHEVICH
Nieznany, 2021
metal, filc / metal, felt
Gdanska Kolekcja Sztuki Wspoétczesnej, depozyt gminy miasta Gdanska w zbiorach
NOMUS - Nowego Muzeum Sztuki, Dziatu Muzeum Narodowego w Gdansku

Nieznany autorstwa Ali Savashevich to monumentalna gtowa pozbawiona ciata wykonana z
metalu i filcu - materiatéw jednoczes$nie surowych i miekkich, kojarzacych sie z wtadza, ale
tez z cielesnos$cia i podatnoscig na zranienie. Praca powstata w 2021 roku i przywotuje
wizerunki dawnych pomnikéw - postaci historycznych, ktore znikaja z przestrzeni
publicznej wraz ze zmiang dominujacych narracji politycznych.

Artystka analizuje mechanizmy zbiorowego wymazywania, stawiajgc pytanie: dlaczego
gest zerwania z przesztoS$cia tak czesto zaczyna sie od symbolicznej dekapitac;ji?
Pozbawienie figury gtowy nie tylko usuwa jej tozsamos¢, ale tez podkresla trudnosé w
zmierzeniu sie z przesztoscig - niechciang, bolesng, wypierang. Nieznany staje sie w tym
konteks$cie metaforg zbiorowej amnezji i prébg uchwycenia momentu, w ktérym historia
zostaje odcztowieczona, a pamie¢ zredukowana do niepetnych form.

Dzieto pochodzi z Gdanskiej Kolekcji Sztuki Wspéiczesnej, depozyt gminy miasta Gdanska
w zbiorach NOMUS - Nowego Muzeum Sztuki, Dziatu Muzeum Narodowego w Gdansku.
Opis pracy za: https://nomus.gda.pl/pl/zbiory/s/ala-savashevich/nieznany

ALA SAVASHEVICH (ur. 1989, Stolin, Biatoru$) - mieszka i pracuje we Wroctawiu.
Studiowata w Panstwowej Akademii Sztuk Pieknych w Minsku oraz Absolwentka Akademii
Sztuk Pieknych we Wroctawiu. Od 2021 roku jest doktorantkg Akademii Sztuk Pieknych w
Krakowie.


https://nomus.gda.pl/pl/zbiory/s/ala-savashevich/nieznany

W swojej praktyce artystycznej bada tematy pamieci zbiorowej i osobistej, traumy oraz
procesow ksztattowania tozsamosci w spoteczenistwach naznaczonych doswiadczeniem
autorytaryzmu i patriarchatu. Szczeg6lne miejsce w jej tworczosci zajmuje refleksja nad
pracg kobiet oraz kobiecg cielesno$cig w kontekscie pracy - zaréwno z perspektywy
indywidualnej, jak i zbiorowej, osadzonej w jej wtasnym doswiadczeniu. Savashevich
wykorzystuje réznorodne media - od form monumentalnych, przez wideo, po dziatania
performatywne - czesto badajgc przy tym granice wtasnego ciata jako narzedzia ekspresiji i
oporu.

Jej dziatalno$¢ artystyczna zostata doceniona podczas Warsaw Gallery Weekend 2021,
kiedy otrzymata Nagrode Fundacji Sztuki Polskiej ING. W 2024 roku byta nominowana do
Paszportow Polityki, a w 2025 roku zostata laureatkg Nagrody Sztuki im. Marii Anto i Elsy
von Freytag-Loringhoven oraz Wroctawskiej Nagrody Artystycznej w kategorii Sztuki
Wizualne.

15. 1ZA TARASEWICZ
The Means, The Milieu,2014/2026
stal, wtékno konopne, ochra, guma, grzyby reishi (Ganoderma lucidium)

Fragment tekstu Borbaly So6s do wystawy w Galerii Arsenat w Bialymstoku w 2021 roku:

“The Means, The Milieu tworzy odrebny mikroklimat i wzorce, nieco inne w kazdej
przestrzeni, w ktérej prace instalowano. Sktadajace sie z tysiecy zmiennych jednostek
dzieto umozliwia nieustanng rearanzacje i rekonfiguracje z mys$la o dopasowaniu do
poszczegb6lnych kontekstéw wystawienniczych, kazdorazowo rodzac catkowicie nowe
formaty. Poczawszy od pierwszej iteracji w piwnicy centrum sztuki Objectif Exhibitions w
Antwerpii w 2014 roku, instalacja oferuje co$ nowego na kazdej wystawie. Podstawowe
struktury tworzace jej zasadniczg przestrzen sktadajg sie z lasu sze$ciokgtow wykonanych
z gietych recznie i oksydowanych metalowych pretéw. Wiszgce modutowe rusztowanie
niczym DNA szyfruje zdolno$¢ konstrukcji do rozmnazania sie i rozrastania. Wybujata
instalacja rzezbiarska tworzy kilkuwarstwowg sie¢. To siatka mikoryzowa, w ktorej
grzybnia wchodzi w interakcje z leSnym systemem korzeniowym; to tréjwymiarowe
przedstawienie sieci komunikacji, z tagczami rozgateziajacymi sie w cyberprzestrzeni; to
takze obraz potaczen neuronowych wewnatrz naszych ciat. To podobizna wszystkiego, co
wyzej — 1 wielu innych desygnatow. Kazdg sktadowa wykonano recznie. Wysitek, uwaznos¢,
dotyk i obrébka materiatu rodza zywy twér. Nasycone kauczukiem sznury konopne, ochra,
gips, grzyby i inne elementy oferuja r6znorodnos¢ przejawdéw postaci pojawiajacych sie w
pracy. Ta wrazliwo$¢ przypomina mi zjawisko zwane quorum sensing - sposob swoistego
»,porozumiewania sie” przez czasteczki bakterii, typowy réwniez dla komérek grzybéw.
Quorum sensing to zdolnos¢ przyrody do wyczuwania obecno$ci i gestos$ci innych
komorek, do repres;ji lub ekspresji okreslonych gendéw - w zaleznosci od tego, ktore


https://izatarasewicz.com/media/2021/03/THE-MEANS-THE-MILIEU-Arsenal-Gallery-in-Bialystok-2021.pdf

zostang uznane za korzystne - oraz do masowej koordynacji form i zachowan. Na przyktad
bakterie angazuja sie w procesy wysokoenergochtonne jako kolektyw, a w obecnosci
innych komérek grzybéw koordynujg zachowania stuzgce wspo6lnemu tworzeniu kolejnego
grzyba.”

IZA TARASEWICZ (ur. 1981 w Bialymstoku) ukonczyta Wydziat Rzezby i Sztuk
Przestrzennych Akademii Sztuk Pieknych w Poznaniu w 2008 roku. Mieszka i pracuje w
Kolonii Koplany, matej wsi pod Bialymstokiem, gdzie sie wychowata. Zajmujac sie rzezbg,
instalacja, rysunkiem i performansem, jej prace zyskaty uznanie zaréwno w kraju, jak i za
granicg. Brata udziat w licznych wystawach indywidualnych i zbiorowych na catym Swiecie.
Jest laureatka Bayerischen Kunstforderpreise w dziedzinie sztuk pieknych w 2019 roku
oraz Nagrody Fundacji Deutsche Bank ,Spojrzenia” w 2015 roku, najwazniejszej nagrody
dla mtodej sztuki w Polsce, wspotorganizowanej z Zacheta Narodowa Galerig Sztuki w
Warszawie. W 2016 roku brata udziat w 32. Biennale w Sao Paulo, 5. Miedzynarodowym
Biennale Mtodej Sztuki w Moskwie oraz 11. Biennale w Gwangju, a w 2018 roku
reprezentowata Polske na 16. Biennale Architektury w Wenecji we wspotpracy z Centrala.
Niedawno wzieta udziat w 40. Miedzynarodowym Biennale Sztuki Wspo6tczesnej EVA w
Limerick. W 2013 roku byta nominowana do Paszportu Polityki w kategorii sztuk
wizualnych. W grudniu 2026 roku jako pierwsza Polka zaprezentuje solowy projekt-
wielkoskalowa instalacje w prestizowej instytucji Secession w Wiedniu.

16. JULITA WOJCIK
Biedniak, 2013
tkaniny naturalne, syntetyczne i sztuczne, tworzywo sztuczne, metal, tasmy
haftowane, koronka, nici bawetniane, sznurek bawetniany
technika wtasna
Kolekcja Centralnego Muzeum Wtokiennictwa w Lodzi

Praca pt. Biedniak jest rezultatem kolektywnych warsztatow z Julita Wojcik ,Manufaktura”,
towarzyszacych wystawie Splendor Tkaniny, zorganizowanej przez Zachete - Narodowa
Galerie Sztuki w Warszawie w 2013 roku. Uczestnicy warsztatow, pod kierunkiem artystki,
wykorzystujac réznego rodzaju tkaniny z recyklingu, wspolnie stworzyli monumentalng
kompozycje przestrzenng. Kazdy wykorzystany fragment materiatu wniést indywidualny
gest uczestnika, jego wtasna historie i charakter. Reczne tkanie i splatanie stato sie
sposobem budowania relacji, wspétpracy i wspolnego doswiadczenia. Praca wpisuje sie
jednoczes$nie w problematyke ekologii i zwraca uwage na potrzebe ksztaltowania
Swiadomosci spotecznej w tym obszarze. Nawigzuje do nasilajgcych sie zmian
zachodzacych w srodowisku naturalnym, takich jak wzrost Sredniej temperatury, czestsze i
intensywniejsze fale upatow, susze, pozary oraz ekstremalne opady i powodzie. W tym



konteks$cie zwraca réwniez uwage na problem nadprodukcji i nadmiernej konsumpcji
odziezy. Jest komentarzem do krotkiego cyklu zycia ubran, wskazujgc na mozliwos¢ ich
ponownego wykorzystania. Tym samym dzieto sktania do refleksji nad codziennymi
wyborami oraz odpowiedzialnoScig za wtasne otoczenie.

Magdalena Tuszynska

JULITA WOJCIK to polska artystka wspotczesna, rzezbiarka i performerka, znana z
wprowadzania prozaicznych czynno$ci w przestrzen galerii i strefe publiczng. Tworzy
sztuke opartg na codziennosci, krzatactwie oraz krytycznej analizie rol spotecznych.
Kluczowymi aspektem jej sztuki jest nobilitacja prostych czynnosci, artystka wprowadza
banalne, domowe zajecia do prestizowych galerii. ,Zdarzenie” jako przeciwienstwo
»,wydarzenia” jak nazwata artystka swoje performatywne dziatanie ,Obieranie
ziemniakow” (2001) w warszawskiej Zachecie - Narodowej Galerii Sztuki uwazane jest
przez krytykow za przetomowe w polskiej sztuce wspotczesnej. Artystka wykorzystuje
tradycyjne rzemiosto postugujac sie technikami kojarzonymi z dawnymi pracami
domowymi, takimi jak szydetkowanie czy dzierganie. Tworzy w ten sposob makiety
budynkoéw - ,Falowiec” (2005) czy miniatury instytucji sztuki ,Koronka. Portret Galerii
Arsenat w Biatymstoku” (2005) poddajac w ten sposéb pod ponowny osad relacje miedzy
architektura, a Zyciem prywatnym, czy instytucjonalnym. Czesto angazuje odbiorcéw w
proces tworczy. W najnowszych projektach ktadzie silny nacisk na ekologie - odzyskiwanie
materiatéw i budowanie wspo6lnoty poprzez wspolne wykonywanie prac manualnych. W
2013 roku utkata wraz z publicznoscia , Biedniak” - dywan z materiatéow z recyklingu.
Czasem jej artystyczne interwencje publiczne jak ,, Tecza” z placu Zbawiciela w Warszawie
(2012-2015) stajg sie centrum debaty spotecznej. Ta stynna realizacjq przeszia proces
postrzegania jej jako neutralnej dekoracji miejskiego ronda do symbolu walki o prawa
mniejszosci i wolnos$¢ stowa. Wojcik okresla swoja tworczos¢ jako ,sztuke bliska
cztowiekowi”, kreujac estetyke, ktéra pozwala poprzez zaangazowanie i wspdlne
doswiadczenia potaczy¢ rézne osoby w dziataniu, doznawaniu i wzajemnym poznaniu. Jej
dziatania wpisujg sie w sztuke relacyjna i partycypacyjna.

19. HANNAH ALEXANDRA YOUNGER
Solidarity, 2017
przedza bambusowa
tkanie reczne, barwienie, monoprint, wywab
Kolekcja Centralnego Muzeum Witékiennictwa w L.odzi
Ztoty medal 16. Miedzynarodowego Triennale Tkaniny w L.odzi

Praca Solidarity podejmuje temat wspoélnoty i solidarnosci jako warto$ci budowanych
poprzez wspétdziatanie. Na powierzchni tkaniny artystka umiescita napis: ,Community is
made through the collaboration of those invested in each other’s fight” (,Spotecznos¢



powstaje dzieki wspotpracy oséb zaangazowanych w walke”). Jego petna tre$¢ pozostaje
jednak nieczytelna - litery rozpraszajg sie w centralnej czeSci kompozycji, wykonanej z
luZno zwisajacej osnowy. W zamysle artystki tre§¢ komunikatu uwidacznia sie dopiero w
wyniku wspoélnego dziatania kilku oséb, ktére rozciggaja tkanine na jednolitym tle.
Wspotdziatanie staje sie wiec warunkiem jego odczytania, a solidarnos$¢ nie jest tu jedynie
ideg, lecz praktyka stanowigcg integralng czes¢ pracy.

Znaczenie pracy dopetnia charakter materiatu wykorzystanego przez artystke - na luZno
utkanym ptétnie z delikatnej, $liskiej przedzy pozostajg $lady kazdej ingerencji. Wzdtuz
bokow widoczne sg miejsca, w ktdrych nici osnowy rozstapity sie pod wptywem dotyku rak
i przytrzymywania tkaniny, pozostawiajac materialny $lad obecnos$ci poszczegdlnych oséb.
Praca podkresla znaczenie jednostki w procesie budowania wspdlnoty, wskazujac, ze
dziatanie kazdej osoby, cho¢by niewielkie, wptywa na jej ksztatt.

Maria Grzeszczak

HANNAH ALEXANDRA YOUNGER jest artystka interdyscyplinarng. W 2012 roku
ukonczyta Swarthmore College z wyr6znieniem *Magna Cum Laude*, a w 2018 roku
uzyskata tytut MFA w School of the Art Institute of Chicago. W 2015 roku zaangazowata sie
w dziatalno$¢ na rzecz oséb, ktére doswiadczyty przemocy seksualnej, po tym jak
postepowanie prowadzone przez uczelnie w jej sprawie zakonczyto sie wymierzeniem kary
w postaci 10 dni okresu probnego.

Jej praktyka koncentruje sie na systemach i strukturach, ktére podtrzymuja i umozliwiaja
przemoc seksualna. Laczy teksty i obrazy pochodzace z badan z haptycznymi
powierzchniami i sposobami prezentacji, pozbawiajgc Zrédtowe materiatly pozornej
neutralnosci i budujac poetycka warstwe prac poprzez interakcje materii z zawartymi w
niej tresciami o charakterze informacyjnym i edukacyjnym.

Prace Alex prezentowano na wystawach w Stanach Zjednoczonych i za granicg, m.in. w
Chicago, Nowym Jorku, St. Louis i Filadelfii, a takze w Portugalii, Ukrainie i Polsce. Artystka
prowadzita zajecia w School of the Art Institute of Chicago oraz Columbia College. Obecnie
jest jedna z pierwszych artystek i artystow uczestniczacych w dtugoterminowym
programie rezydencyjnym Studios at MASS MoCA.



